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La huella de mi cuerpo en la naturaleza como signo de la  memoria 
The paw print of my body in the nature as sign of the memory 
 
RESUMEN 
 
El presente trabajo trata de una recopilación de recuerdos de mi infancia, atraídos al presente por 
medio de la huella de mi cuerpo. El Objetivo fundamental es dar a conocer un espacio íntimo de mi 
vida como una memoria activa, capaz de formular enlaces con el pasado, trayéndolos al presente. La 
hipótesis plantea que de la memoria surgen todos los recuerdos y relatos para reconstruir esas 
vivencias. La metodología toma en cuenta dos factores interrelacionados: investigación bibliográfica 
y exploración de mis propias vivencias. La conclusión general se refiere a la posibilidad que tenemos 
los seres humanos de traer recuerdos por medio de imágenes y que estas nos remitan distintas 
sensaciones y también como durante la vida vamos dejando esas huellas que nos marcan la vida para 
siempre. 
 
PALABRAS CLAVES 
 
<ARTE-CUERPO> <ARTE Y MEMORIA> <RECUERDOS PLASMADOS> <NATURALEZA-
SENSACIONES> 
 
  
xi 
 
The paw print of my body in the nature as sign of the memory 
 
 
ABSTRACT 
 
The present work is about a compilation of remembrances of my childhood, brought to the present by 
the paw print in my body. The fundamental objective is to make known an intimate space of my life, 
like an active memory able of formulating a link with the past, bringing to the present. The hypothesis 
is that from our memory there is a surge of memories to reconstruct all of our lively hood. The 
methodology takes in consideration the two interacting factors: Investigation, bibliography and 
exploration of my own lively hood. The general conclusion refers to the possibility which human 
beings have by creates memories through images and there give as different sensation and these, leave 
a footprint in our life which changes us forever. 
 
 
KEYWORDS 
 
<BODY-ART> <ART AND MEMORY> < ENSHRINED MEMORIES> <NATURE-
SENSATIONS> 
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INTRODUCCIÓN 
 
Mi producción artística “La huella de mi cuerpo en la naturaleza como signo de la memoria”, 
comienza con una exploración de mi cuerpo, relacionándose  íntimamente con la obra. Es así que 
empecé a experimentar la huella hecha directamente de mi cuerpo con el lienzo, de tal manera 
que permanezca plasmado como un recuerdo que perdurará en el tiempo. De esta forma puedo 
transmitir un espacio íntimo de mi vida con el resto de personas, como una memoria activa capaz 
de formular enlaces con el pasado y el presente, construyendo esa memoria que configura un 
archivo que me es propio. 
 
En las antropometrías Yves Klein (2001) demuestra:  
 
El interés del artista por el uso de la carne para transmitir la presencia fenomenológica del 
cuerpo, una presencia que reafirma su creencia en la <<resurrección del cuerpo, en la 
resurrección de la carne>>, como las huellas corporales suelen carecer de cabeza y rostro 
no se muestran como expresiones (ni siquiera como rostros) de individualidad, sino que 
presentan el tronco del cuerpo que para Klein era la <<masa esencial>> el lugar donde el 
“YO” sin “YO” adquiere vida propia. (p. 57) 
 
La memoria, en este caso representada por mi huella, es la que se encuentra presente en cada uno 
de los lienzos a utilizar. Esta huella desprendida de alguna manera de mi cuerpo al resucitar en 
otro lugar se convierte en un signo de mi propio YO. “…No existe palabra, ni en general signo 
que no sea constituido con la posibilidad de repetirse” (Artaud, 1978, p. 74). Este signo me 
permite aferrarme a lo transitorio como una presencia material de un recuerdo inscrito y 
representado como una posibilidad de contener el pasado. 
 
Augé Marc (1998) afirma: 
 
El olvido es necesario para la sociedad y el individuo. Hay que saber olvidar para saborear 
el gusto del presente, del instante y la espera, pero la propia memoria necesita también el 
olvido: hay que olvidar el pasado reciente para recordar el pasado remoto”. (p. 9) 
 
De esta primera parte íntima que es mi huella en el material, el siguiente paso abarca la puesta de 
diferentes materiales recogidos de la naturaleza en su forma pura  como: (hojas de árboles, 
cáscara de árboles, bejucos o lianas y tierra), que se encuentran añadidos directamente al lienzo 
como una representación de pasajes de mi vida que deseo recordar, y  como una forma de que ese 
recuerdo perdure; es así que en cada lienzo (que por cierto tienen diferentes formatos ya que cada 
uno contiene diversos materiales descritos anteriormente, no vi ningún inconveniente en el uso de 
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los mismos) utilizo un material distinto como una evocación consciente o inconsciente de un 
recuerdo inscrito representando la posibilidad de contener el pasado. 
 
Ana Mendieta  (2005) afirma: 
  
Mi arte se basa en la creencia de una energía universal que corre a través de todas las cosas. 
Mis obras son las venas de ese fluido universal. A través de ellas asciende la sabia 
ancestral, las creencias originales, la acumulación primordial, los pensamientos 
inconscientes que anima el mundo. No existe el pasado original que se debe redimir: existe 
el vacío, la orfandad, la tierra sin bautizo de los inicios, el tiempo que nos observa desde el 
interior de la tierra, existe por encima de todo la búsqueda del origen. 
 
En esta parte de mi trabajo también son importantes las texturas, manifestando una riqueza tanto 
visual como táctil y las diferentes reacciones que se puede sentir con cada una de ellas, 
demostrando de esta manera  que se puede hacer arte con cosas inimaginables, tratando de 
encontrar un  lenguaje de expresión artística con  transformaciones tridimensionales; es así, que 
escogí los materiales antes mencionados para experimentar las distintas sensaciones que nos 
transmiten cada uno de ellos. 
 
Tenemos inscritos a una memoria perceptiva una serie de cualidades asociados a los objetos, en 
este caso la dureza de la corteza del árbol, la fragilidad de las hojas secas o la arena áspera, que es 
la sensación que deseo causar en los demás al observar este tipo de texturas utilizadas en mi obra. 
 
Esta primera parte experimental de mi trabajo, la he tomado como punto de partida para 
proyectarme hacia una segundo paso, el mismo que consta de un tríptico con una dimensión de 
150 x 360cm (2 cuadros de 150 x 100 cm y uno de 150 x 160 cm de dimensiones), a base de 
fotografías tomadas en lugares en donde mis recuerdos son más perceptibles y trasladarlos a la 
pintura al óleo sobre lienzo. Surge la necesidad de plasmar en los diferentes lienzos, ese deseo de 
añoranza por el recuerdo de mi pasado y poder llevarlo de alguna manera al presente con la ayuda 
de la pintura, ya que estas fotografías han sido tomadas en lugares tal y como se encuentran hoy 
en día, pero que los he ido modificando hasta llegar a plasmarlos como los veo reflejados en mi 
memoria. Es así que he cambiado el colorido del paisaje y he incorporado a este la huella de mi 
cuerpo en distintas poses, de modo que dé la sensación de ese sentimiento de nostalgia que siento 
al observar que en la actualidad  ya  poco o nada queda de esos paisajes místicos llenos de paz y 
tranquilidad  que nos rodeaban en tiempos aquellos, ya que se han  ido perdiendo y cambiando 
por el crecimiento de la población y por  invasiones petroleras.  
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CAPÍTULO  I 
 
ARTE Y CUERPO 
 
1.1  El cuerpo en el arte 
 
Grupo Mente Nómada (2009) afirma: 
 
La palabra griega para designar el cuerpo es soma. No es erudición vana, pues las 
etimologías tienen su fondo. Platón observó que soma, puede provenir de sema, es decir, 
‘cárcel o tumba’. De ahí la tesis que todos conocemos: el cuerpo aprisiona al alma. Paul 
Ricoeur (1913), un filósofo contemporáneo, ofrece otra alternativa: soma proviene de 
seema, palabra que significa ‘signo’. Podemos vivir el cuerpo, entonces, como la cárcel del 
alma o como su manifestación externa. Podemos vivirlo con sospecha o gozo; como una 
limitación o como un medio para la libertad y la expresión de nuestro modo de ser. (p. 6) 
 
  
Haciendo un análisis del cuerpo en el arte desde la época del  Neolítico, que se sitúa entre el final 
del Paleolítico y la Edad de los Metales (5000 a. C.). En esta época las personas eran sedentarias, 
es decir que permanecían asentadas en un solo sitio, siendo las cuevas su hogar permanente, solo 
salían de casería para obtener su alimento, pero gracias a los cambios climáticos y un favorable 
mejoramiento de las temperaturas, entre templado y cálido con un mayor grado de humedad, las 
condiciones de vida para el hombre mejoraron, pudiendo dedicarse a la agricultura y la ganadería, 
sobre todo la domesticación de animales. Con la agricultura la tierra fue fortaleciéndose, 
obteniendo una gran variedad de productos alimenticios;  de esta manera, se desarrollan cambios 
sociales y culturales, se construyen poblados por el aumento de individuos, apareciendo  el 
comercio en el desarrollo de herramientas para la agricultura y ganadería, la cerámica en la 
fabricación de utensilios de cocina, etc.,  dando de esta manera  lugar al desarrollo de aspectos 
relacionados con la fertilidad, así como también  a los aspectos espirituales, como los 
enterramientos en cementerios construidos  cerca de sus poblados, considerando a los espíritus de 
los antepasados seres colaboradores; comienzan  a adorar a la naturaleza como el sol, la lluvia, 
etc.; en fin, todo lo relacionado con los cultivos de la tierra. De esta manera surge el culto a la 
diosa-madre, diosa de la fertilidad que luego fue representada en forma de estatuillas elaboradas 
en arcilla, dejando una huella en las manifestaciones artísticas. Otras representaciones que lo 
realizaban  pictóricamente, era el estilo de vida  en cuanto les parecía de gran importancia, sobre 
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todo las matanzas o casería de animales como: bóvidos, siervos, etc.; escenas de combates, 
desfiles y danzas guerreras;  la vida cotidiana también fue una temática importante en la 
recolección de alimentos, domesticación de animales y organizaciones jerárquicas en danzas 
rituales. 
 
Las pinturas consistían en desnudos en donde aparecían adornadas diferentes partes del cuerpo y 
de preferencia sujetando el arco y la flecha,  a las figuras femeninas las  representaban con faldas 
largas que les llegaban a las rodillas o a los pies, diferenciándolos de esta manera en los rasgos 
sexuales, aunque los rostros no sean definidos. Estas figuras eran representadas en tamaños 
minúsculos (6-15 cm. de altura). La pintura que utilizaban la obtenían de productos minerales 
naturales, destacándose entre ellos colores: blancos, negros, rojos,  y ocres en su forma pura. 
Cabe mencionar que estas figuras eran monocromáticas, en las que predominabas formas 
exageradamente delgadas y estiradas sobre todo en sus extremidades o cintura, que muestran su 
interés por captar el instante mismo de los acontecimientos. Estas formas llegaban a ser un tanto 
irreales, no tenían ningún interés por  ser  realistas, pero trataban de plasmarlos de la mejor forma, 
es así que de preferencia  las mostraban de un cuerpo entero y de perfil, exceptuando partes que 
se colocaban en posición frontal.  
 
Las características identificativas, se basaban en líneas esenciales, sin detalles y de una manera 
muy esquemática que llegaban a ser abstractas. Al cazador siempre lo representaban en posición 
de ataque, con el arco y flecha, capturando el instante de la faena, consiguiendo captar escenas en 
movimiento como queriendo dejar su historia contada a través de la pintura. 
 
 
 
 
. 
 
 
 
 
Graf. No. 1. Cacería de Ciervos 
Abrigo dels Cavalls 
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Graf. No. 2. Danza Fálica. 
Cueva de Cogul (Lleida) 
 
 
 
 
 
 
 
 
 
 
 
Graf. No. 3. Arquero 
 
En el Diario “El País” (13-9-2009), se publicó que: 
 
Arqueólogos alemanes han descubierto en la región de Danubio (sur), la estatuilla humana 
más antigua conocida, una Venus con senos y vulva desproporcionados, tallada en marfil 
de mamut y datada hace unos 40.000 años. La figura, de tan solo seis centímetros de 
longitud, fue hallada en septiembre de 2008 durante unas excavaciones en la cueva de 
Hohle Fels cerca de la localidad de Scheklingen, en el sureño estado alemán de Baden-
Württemberg, aunque el descubrimiento se mantuvo en secreto hasta ahora. La Venus, fue 
descubierta rota en seis fragmentos a unos 20 metros de distancia de la boca de la cueva y 
le falta el brazo y hombro izquierdos. Hay esperanza de encontrar aún los fragmentos que 
faltan. Tallada con gran detalle. No dudan de que la nueva Venus europea sea una 
representación artística de la fertilidad y que pudo ser objeto de algún tipo de culto o ritual.   
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Graf. No. 4. Venus de Hohle Fels 
Alemania 
40.000 años 
6 cm de longitud 
                                                                                                                 
                                                                                                                                                                                                                                                                                                                                                                                                                                     
Otro período importante del cuerpo en la historia del arte,  es  sin duda el arte griego,  por su gran 
interés en la plasmación de la belleza del cuerpo y posteriormente la expresión del mismo. Se  
preocuparon por captar la musculatura del cuerpo y sobre todo  la perfección de sus formas. Entre 
ellos encontramos autores como Fidias (Atenas, 490 a.C., 431 a.C.), artista muy importante en el 
mundo del arte clásico, que llevó a la escultura a la más alta armonía y perfección. También está 
Praxíteles, Mirón y Policleto, para citar a los más representativos aportando modelos y tipologías 
nuevas. 
 
 
 
 
 
 
 
 
 
Graf. No. 5. Fidias (Atenas: 490 a.C. 431 a.C.) 
Atenea Parthenos 
h. 447-432 a.C. 
Copia romana en mármol del original 
En madera, oro y marfil 
104 cm. De altura 
Museo Arqueológico Nacional, Atenas 
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Para mirón  el realismo del cuerpo  es de gran importancia, ya que destaca toda su armonía y 
vigorosa extensión en su máximo esplendor, dando la sensación de movimiento que la figura 
produce al  lanzar el disco, como podemos apreciar en la obra <<el discóbolo>>. “…La cuestión 
es que Mirón conquistó el movimiento, del mismo modo que los pintores de su época lograron 
conquistar su espacio”. (Gombrich, 1997, p. 90). 
 
 
 
 
 
 
 
 
 
Graf. No. 6. El discóbolo 
Mirón 
Copia romana en mármol de bronce 
Original, 155 cm de altura 
En el jardín 
Botánico de Copenhague, Dinamarca 
 
 
 
 
 
 
 
 
 
 
 
Graf. No. 7. Praxíteles 
Hermes con el niño Dioniso 
340 a. C. Atenas 
Mármol, 213 cm de altura 
Museo Arqueológico, Olimpia 
                                          
Praxíteles se preocupó mucho por la hermosura de las formas, cada detalle era estudiado con 
mucho cuidado como queriendo buscar la perfección en cada parte del cuerpo. Buscaba en cada 
modelo la perfección  absoluta, y si no  la tenía se esmeraba por embellecerlo, omitiendo toda 
irregularidad o rasgo que no se conformara con la idea de un cuerpo perfecto. 
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Gombrich (1997) afirma: 
 
El gran artista de aquel siglo, Praxíteles fue famoso sobre todo por el encanto de su obra y 
por el carácter amable y sugestivo de sus creaciones. Su obra más celebrada, cuyo elogio 
cantaron muchos poemas, representa la diosa del amor, la joven Afrodita, entrando en el 
baño; pero esta obra desapareció. (p. 103) 
 
 
 
 
 
 
 
 
 
 
Graf. N o.8. Escultura de Policleto 
Diadumeno 
Ejemplar del Museo Metropolitano de N.Y. 
480 a. C. Argón 
Antigua Grecia 
             
Para Policleto las formas humanas se basaban en estrictas proporciones matemáticas, destacando 
de esta manera, que el canon de la belleza humana estaba en la proporción. Sus modelos eran 
jóvenes atletas, con una musculatura muy marcada, en las que se destacaba una composición muy 
equilibrada. 
 
Cabe recalcar que el arte griego ha sido una continua carrera hacia el triunfo del realismo, y una 
búsqueda de los cánones de perfección corporal, que ha marcado al arte y a la cultura occidental 
por sus principios humanistas y por su ideal de belleza, convirtiéndose en un punto importante de 
partida para las nuevas formas de creación artística, difundidas en el mundo entero hasta nuestros 
días. 
 
1.2 El cuerpo en la contemporaneidad 
 
Casi desde inicios del siglo pasado el cuerpo ha sido protagonista en el arte contemporáneo. 
Existiendo una estrecha relación de arte y cuerpo ya sea por los avances tecnológicos, 
manipulaciones genéticas, la política, la religión, etc., que han llevado al ser humano a 
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experimentar y a transformar el cuerpo en obra de arte, manifestándose de distintas  formas, en 
las que el cuerpo es utilizado como soporte  y medio para  la expresión artística.  
 
Uno de los pioneros en transformar el cuerpo en obra de arte ha sido Marcel Duchamp, quien 
utilizó el cuerpo humano como soporte  de la obra, cambiando al cuerpo  en  lienzo como recurso 
único. En el que empezó con sus cambios de identidad como una idea común en su obra. 
Alterando su personalidad con la intención de transformar el cuerpo del artista, convirtiendo la 
vida cotidiana en arte. Duchamp se ha convertido en el precursor del arte del cuerpo, utilizando a 
este como material para sus obras, sustituyendo al pincel o piedra de esculpir por el cuerpo, 
abriendo de esta manera gran apertura para nuevas manifestaciones artísticas que han surgido a 
partir de  la segunda mitad del siglo XX, en las que aparecieron muchos soportes para nuevas 
producciones artísticas como: el internet, el cine, la fotografía, etc., que podían ser  intervenidos 
en diferentes espacios públicos o privados, llevando de esta manera al artista a dejar de lado el 
lienzo y buscar otros recursos, en los pudieron experimentar que para el arte no hay límites . De 
esta manera el artista se abre paso en una época donde el arte conceptual es la nueva manera de 
experimentar y salir del arte tradicional como es la pintura y escultura, etc., con cánones 
impuestos, ya que de alguna manera se decía que en el arte ya todo estaba hecho y que los temas 
estaban agotados, pero Duchamp cambió ese concepto abriendo nuevos caminos impensables, 
transformando al cuerpo como materia prima para la obra de arte. 
 
Entre 1919-21, Man Ray (1890-1976)  
 
Hizo una serie de fotografías a Marcel Duchamp (1887-1968). Una de ellas es la imagen 
de Rose Sélavy, que surgió en 1921, fue uno de los seudónimos del artista.  El nombre, un 
juego de palabras, suena como la frase francesa "Eros, c'est la vie", que se traduce al inglés 
como “Eros, así es la vida”.  A través de los años 1920, Man Ray y Duchamp ha 
colaborado en más fotos de Sélavy. Usó más adelante el nombre como la línea de fondo en 
el material escrito y firmado varias creaciones con él. Paulatinamente, su idea se fue 
perfeccionando: la intención sería transformar el cuerpo del artista, pero también, algo 
todavía más complejo y atrevido, su personalidad. De este modo, la vida se convertiría en 
arte: una persona jugando permanentemente a ser un personaje.  
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Graf. No. 9. Rose Sélavy 1921 
Marcel Duchamp 
Serie de fotografías de 
Man Ray 
 
Otra de las obras de Duchamp es: “Desnudo bajando una escalera”  que fue muy polémico. 
Pintó dos versiones: En 1911,  la primera versión,  pintó el título del cuadro en el mismo lienzo. 
Y segundo  no incluía desnudos bajando una escalera, sino más bien mostró el movimiento en una 
superposición de imágenes sucesivas, en el que el artista no hacía alusión a ningún desnudo más 
que el hombre, ni movimiento, jugando de alguna manera con la mente del espectador. 
 
 
 
 
 
 
 
 
 
 
 
Graf. No. 10. Desnudo bajando  una escalera 
 Marcel Duchamp 
 
                                   
Es así que Duchamp da una pauta para que el conceptualismo sea la parte principal de la obra. La 
fuerza de la obra ya no está solo en los aspectos formales, sino la idea es la que predomina, 
llevando de esta manera al artista hacia un grado superior de intelectualidad, convirtiendo al arte 
en fuente inagotable por su diversidad y contrariedad que jamás ha existido en la historia. “…Esta 
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obra me ha ayudado a liberarme del pasado, en el sentido más personal de la palabra” (Janis, 
2002, p. 27). 
 
1.2.1 Incorporación del cuerpo en la obra argumentada por varios 
artistas. 
 
Muchos artistas contemporáneos se han dedicado a incorporar el cuerpo en la obra de diferentes 
maneras, incluso hasta llegar a extremos de una forma brutal y hasta inhumana que en ningún otro 
período de la Historia del Arte se ha experimentado, siendo clave fundamental para los cambios 
posmodernos, convirtiendo al cuerpo en un tema paradigmático. Es como una condición de 
afirmar nuestra presencia en el mundo, y para ello  logramos hacer actos inimaginables como una 
forma de vernos a nosotros mismos y a los demás de un modo más humano, en donde actuamos y 
pensamos con el cuerpo y de esta manera nos incorporamos al mundo. Es así que en este punto 
mencionaré  artistas que considero ejemplos importantes en la incorporación del cuerpo en la obra 
de arte:  
 
Como es el caso de Marina Abramovic, (Belgrado, Yugoslavia; 30 de noviembre de 1946), 
considerada una de las más osadas artistas del Body Art. En la acción Ritmo O, llevada a cabo en 
1974 en una Galería de Nápoles, presenta una performance en el expone su como el objeto mismo 
de la obra. 
 
 
 
 
 
 
 
 
 
Graf. No. 11. Acción Ritmo 0  
Marina Abramovic 
1974 
Galería de Nápoles 
 
 
Aparece junto a una mesa, ofreciéndose a los espectadores que  podían  hacer lo que quisieran 
con su cuerpo y una serie de objetos. En la pared había un texto que decía: “…en la mesa hay 
setenta y dos utensilios que pueden usarse sobre mí como se quiera, yo soy el objeto”. Abramovic 
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describió esta obra como la conclusión de la investigación sobre su propio cuerpo. (Warr, 2006, p. 
125). 
 
Una de las acciones de Gina Pane (Biarritz, 1939 - París, 1990)  realiza una escalada sin 
anestesia, donde la artista haciende por una escalera llena de clavos como acto de denuncia contra 
la Guerra de Vietnam. Considerada una de las artistas más significativas del body art.  
 
 
 
 
 
 
 
 
 
Graf. No. 12. L´escalde “Escalera sin anestesia”  
Gina Pane (Biarritz 1939 – París 1990) 
1971 
 
Otra acción que realizó ante el público, Gina Pane, dibuja sobre su piel con materiales corto 
punzantes, tratando temas de muerte, convirtiendo en reflexión el dolor y la capacidad del cuerpo 
para expresar los sentimientos más profundos. 
 
 
 
 
 
 
 
 
 
Graf. No.13. Sentimentale  
Gina Pane (Biarritz 1939 – París 1990) 
1973 
 
Joseph Beuys (Krefeld, 12 de mayo de 1921 - Düsseldorf, 23 de enero de 1986) con el 
performance en el que conversa con una liebre muerta, como dando a entender que se siente más 
a gusto platicando con un animal que con la misma gente. 
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Graf. No. 14. Liebre muerta  
Joseph Beuys 
Performance 
 
El caso de Hermann Nitsch (1938 - ), en el que interviene su cuerpo con rituales sangrientos que 
se convierten en verdaderas orgías sexuales, convirtiendo en hechos artísticos toda esa violencia 
con el cuerpo. 
 
 
 
 
 
 
 
 
 
Graf. No. 15. Ritual sangriento 
 Herman Nitsch 
1938 
 
Otros hechos artísticos que ha repercutido mucho en el mundo del performance podemos 
mencionar a Bob Flánagan que llegó a filmar su propia muerte. 
 
O Cindy Sherman, conocida por los cambios que hace en sus fotografías dando una apariencia 
cinematográfica usando estéticas y planos del Cine Negro. 
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Graf. No.16. Untitled #250 
 Cindy Sherman, 
1992 
 
Estos artistas utilizan el cuerpo como experimentación como un intento desesperado por 
encontrar su identidad o como una protesta política, pero el hecho es que el cuerpo es el material 
plástico,  lienzo o  molde, en donde todo puede suceder y cuando se pensaba que ya se había 
hecho todo, las nuevas tecnologías nos motivan a seguir experimentando como es el caso de 
Sterlac, con sus prolongaciones del cuerpo colgándose de cables de acero suspendidos en el aire o 
incorporando partes adicionales a su cuerpo. 
 
 
 
 
 
 
 
Graf. No. 17. Suspendido en el aire  
Sterlac 
 
O la artista francesa Orlan. (30 de mayo, 1947 en Santo-Étienne), que es la que más lejos ha 
llegado,  que con sus famosas cirugías hizo de los quirófanos su centro de experimentación en el 
que cuestiona el canon de belleza impuesto por la sociedad, con sus constantes evoluciones e 
innovaciones que las nuevas tecnologías le han permitido. “…Orlán desde 1990 se ha sometido a 
9 operaciones de cirugía plástica, en una de las cuales se injertó dos prótesis de silicona una a 
cada lado de las sienes obteniendo una apariencia monstruosa” (Warren, 2006, p. 185). 
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Graf. No. 18. Omnipresence  
Orlán 
1993 
Sandra Gering Gallery, Nueva York 
 
Y así podríamos mencionar muchos más artistas que incorporan el cuerpo en la obra, pero sería 
interminable, ya que desde los años sesenta este tema ha tenido gran relevancia en el arte 
conceptual que suele realizarse a modo de acción o performance, el mismo que puede durar una 
fracción de segundos o sobrevivir para toda una vida, quedando solo fotografías y videos como 
una documentación para la posteridad. 
 
A un artista que no podría dejar de mencionar es Lucian Freud. (Nieto de Sigmund Freud, nacido 
en Berlín el año 1922), por el modo de abordar el tema de la figura humana, destacando la 
voluptuosidad carnal, y su sentido matérico que daba a sus pinturas. Como él mismo declaró: 
“…Quiero que mi pintura funcione como carne. Par mí, la pintura es la persona. Que ejerce sobre 
mi mismo un idéntico efecto que la carne" (Smee, 2007, p. 79). 
 
 
 
 
 
 
 
 
 
 
Graf. No. 19. Inspectora de seguridad social durmiendo  
Lucian Freud, 1995 
Óleo sobre lienza, 150 x 250 cm. 
Colección privada 
Se convirtió en 2005 en el pintor vivo más cotizado 
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Que le dieron la fama de libertino por su directa versión del desnudo, así como también, 
aclamado como uno de los mejores pintores y poderosos de la época contemporánea. 
 
De esta manera el cuerpo sigue siendo hasta nuestros días fuente inagotable de nuevas 
investigaciones en el terreno artístico, no existen  limitaciones en cuanto al tema o técnicas que se 
desea utilizar, es una ayuda para comprender hasta donde estamos dispuestos a llegar en el arte, 
quienes somos y que queremos transmitir a la humanidad. 
 
Es por esta razón que he querido de alguna manera trabajar con mi cuerpo en forma directa con el 
lienzo, introduciéndome en el mismo, fusionando la acción performática y la pintura en una sola 
cosa, dejando no solo la huella sino sintiendo que soy yo la pintura. He elegido a la naturaleza y 
la huella por cuanto las dos estarían  representando la sustancia de la existencia por así decirlo. 
 
1.3 Obra comentada: La huella de mi cuerpo como parte de la obra 
 
 
 
 
 
 
 
 
 
 
 
 
 
 
 
 
Graf. No. 20. Serie S/T (1) 
Técnica mixta/ hojas secas 
Material y óleo sobre lienzo 
90 x 10 cm. 
 
En la primera parte de mi obra, empecé con acciones performáticas, en cuanto trabajé con mi 
cuerpo, para obtener improntas impregnadas en el lienzo. Estas acciones eran privadas, y 
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consistían en derramar masa de estuco en el lienzo para luego, una vez untado aceite de vaselina 
en mi cuerpo para que la masa no se pegue, acercaba mi cuerpo en dicha masa con suaves 
movimientos tratando de que la huella sea lo más certera posible. En un huella esperada, sintiendo 
ese frío impactante en mi cuerpo, era como si una parte de mi ser, saliera a formar parte de otro 
ser que está empezando a nacer. 
 
Una vez  seca la masa de estuco con mi huella he procedido a pegar hojas secas de árbol a su 
alrededor,  recogido del lugar elegido para realizar este proyecto (finca familiar. En Lago Agrio). 
He utilizado pintura al óleo con tonos naranjas para los materiales, como una  manera de 
representar mis recuerdos que es así como los percibo; monocromáticamente,  y he utilizado  un 
color oscuro para la sombra. 
 
 
 
 
 
 
 
 
 
 
 
 
 
 
 
 
 
 
Graf. No. 21. Serie S/T (2) 
Técnica mixta/ Corteza  de árboles 
Material y óleo sobre madera 
80 x 120 cm. 
 
De la misma manera he procedido a hacer con el siguiente material, en este caso he utilizado 
corteza de árboles alrededor de la sombra que se encuentra en diferente posición a la anterior,  
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tratando de que la misma se incorpore con el árbol, para luego con pintura al óleo proceder a 
utilizar los mismos tonos naranjas  en el material, y color oscuro en la sombra. 
 
 
 
 
 
 
 
 
 
 
 
 
 
 
 
 
 
 
 
 
 
 
 
Graf. No. 22. Serie S/T (3) 
Técnica mixta/ bejuco de árboles 
Material y óleo sobre lienzo 
80 x 120 cm. 
 
En el siguiente cuadro he incorporado bejucos de árboles, de una manera desordenada alrededor 
de la sombra utilizando los mismos tonos  antes descritos. 
 
Y por último he utilizado tierra alrededor de la sombra siguiendo el mismo procedimiento 
anterior. Se puede destacar que las texturas de cada material se han mantenido, logrando de esta 
manera que la huella o sombra de mi cuerpo quede como hueco relieve, resaltando así el material.  
 
 
 
 
 
19 
 
 
 
 
 
 
 
 
 
 
 
 
 
 
 
 
 
 
 
 
 
Graf. No. 23. Serie S/T (4) 
Técnica mixta/ tierra 
Material y óleo sobre lienzo 
110 x 125 cm. 
 
De esta parte de mi proyecto puedo recalcar que, trabajar con mi cuerpo ha sido un paso muy 
importante, ya que tuve la oportunidad de experimentar; desde, un performance (al dejar 
directamente mi hulla en la masa de estuco), donde mi cuerpo consiguió vida propia, resucitando 
en otro lugar hasta poder convertir mi cuerpo y  naturaleza en una sola materia de una manera 
diferente. 
 
La segunda parte de mi trabajo, consta de un tríptico con formatos: dos cuadros con dimensiones 
150 x 100 y uno de 150 x 160 cm. Dando un total de 150 cm. de alto  x 360 cm. de ancho. 
 
En el primer cuadro con dimensiones de 150 x100 cm. he plasmado mi cuerpo casi visible en su 
totalidad, como una presencia viva que, la he realizado a base de fotografías de lugares en los que 
mi memoria está presente, con adaptaciones de acuerdo a mis intereses; es decir, están plasmados 
tal y como los recuerdo, con sus coloridos, con esa belleza natural y esa añoranza mística propia 
que la caracterizaba. Cabe recalcar  que estas fotografías están tomadas en la finca familiar de 
Lago Agrio, donde no solo se recrea un lugar sino también ver mi propia imagen dentro de él, que 
es lo que aviva mis recuerdos. 
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Graf. No. 24. Serie S/T (5) 
Óleo sobre lienzo 
100 x 150 cm. 
 
En cuanto a mi cuerpo, me parece muy interesante verlo desde la perspectiva  de la experiencia 
con el entorno pasando de una intimidad a una exterioridad, ya que con estas acciones quiero 
dejar una parte de mis recuerdos que sobrevivan en el tiempo. 
 
Mis experiencias con mi cuerpo, deben de alguna manera quedar inscritas como todo 
acontecimiento, como una forma de archivar el instante, es por ello que he elegido que estas 
acciones performáticas queden impregnadas en el lienzo, como un objeto que hace presente un 
evento del pasado, convirtiéndolo en contenedor de la memoria. 
 
En los “performances” de Yves Klein filmadas (1960)  
 
Las antropometrías o “pinceladas vivientes” de Klein se refieren a cierto modo de medir el 
cuerpo humano, a menudo en público con modelos desnudas. Consisten en impresiones del 
cuerpo sobre la tela mediante pintura o fuego, en las que no hay concurso consciente de la 
mano del artista. El resultado es una imagen completamente fiel al original, una medida 
objetiva del cuerpo, es decir, la evocación del objeto del modo más concreto posible. No 
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obstante esta representación objetiva del cuerpo no se refiere tanto a su dimensión fáctica 
como a su espiritualidad, representada por el azul monocromo y el fuego. Ambos sirven de 
intermediarios entre lo material y lo espiritual, entre el cuerpo y la mente, lo visible y lo 
invisible. (p. 57) 
 
1.4 Antecedente artístico: Yves Klein 
 
Como antecedente importante para mi obra me he referido a Klein por la creación de las 
“Antropometrías”, coreografías que realiza con grupos de mujeres para dejas la huella de sus 
cuerpos en la superficie del lienzo, que es como empecé experimentando esa acción de ritualidad, 
en la que mi cuerpo se transformaba al dejar mi huella en otro lugar, adoptando un nuevo 
concepto y dándole otro sentido a mi obra. 
 
Es una acción en el tiempo, y su éxito radica en que está relacionado con la precisión y la belleza 
del gesto, que se proyecta en la realidad física de la obra. Él mismo nos explica el descubrimiento 
de esta práctica: “…Casi siempre pinto con modelos y, desde hace algunos años, con su 
colaboración activa. La modelo crea dentro e incluso fuera del taller un ambiente sensual que 
confiere estabilidad al material pictórico. Por lo tanto, probé a utilizar modelos” (Klein, 1960, p. 
59). 
  
 
 
                                                                                                        
                                             
Graf. No. 25. Antropometrías 
Yves Klein 
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1.5 Antecedente antropológico: David Le Bretón 
 
La antropología del cuerpo de Le Bretón afirma: 
 
Las concepciones del cuerpo son tributarias de las concepciones de la persona. Así, muchas 
sociedades no distinguen entre el hombre y el cuerpo como lo hace el mundo dualista al 
que está acostumbrado la sociedad occidental. En las sociedades tradicionales el cuerpo no 
se distingue de la persona. Las materias primas que componen, el espesor del hombre son 
las mismas que le dan consistencia al cosmos, a la naturaleza. Entre el hombre, el mundo y 
los otros, se teje un mismo paño, con motivos y colores diferentes que no modifican en 
nada la trama común. (p.13) 
 
En el artículo de David Le Bretón, hace referencia al cuerpo y la naturaleza enlazados como una 
sola cosa, haciendo comparaciones como: la piel con la corteza del árbol, la parte dura del cuerpo 
con el tronco de la madera, etc. Es así como lo he relacionado con mi obra, por cuanto quiero 
mostrar que este lazo me proporciona un nuevo concepto,  en el que mi cuerpo y la naturaleza 
forman una misma esencia, transformándolo en una identidad de sustancia, en la que el árbol 
simboliza la pertenencia al grupo y sus raíces, y  el hombre a la tierra y sus antepasados al 
atribuirle un lugar especial en la naturaleza. La identidad  del  hombre se equipara por el cuerpo, 
ya que su existencia es corporal, es el simbolismo general de la sociedad, que lo convierte en el 
signo del individuo. 
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CAPÍTULO II 
 
ÁMBITOS DE MIS MEMORIAS 
 
2.1  El recuerdo fundamentado en mi memoria 
 
Jaramillo (2008) afirma: 
 
La memoria es característica particular de las artes en general, pues cualquier obra creada 
recibe la influencia de los detalles propios de una situación, circunstancia y condición 
archivada en la memoria del artista, la mayoría de artistas, crean su obra sobre la base de 
experiencias acordes con su expresión y conocimientos adquiridos por su condición. 
(p.188) 
 
Es común decir que recordar es “volver a vivir”, pero sabemos que es imposible traer al presente 
las vivencias tal y como sucedieron, porque generalmente al recordar uno reconstruye lo vivido, 
de forma idealizada, inexacta y subjetiva, pero jamás por más parecidas que fueran las 
circunstancia podríamos volverlas a vivir. 
 
El recuerdo es un tiempo presente, que nos permite dar sentido a nuestras vivencias, que, aunque 
se encuentren  modificadas, de ese recuerdo solo nos queda la sensación de melancolía por lo 
vivido, porque es imposible volver a experimentar el mismo suceso tal y como aconteció. Cuando 
recordamos siempre reconstruimos la primera vivencia que tuvimos en ese entonces, quedando 
imágenes y sensaciones que de alguna manera nos ha quedado impregnado en la memoria. El 
recuerdo es todo aquello que nos acontece a diferencia de lo que aprendemos durante nuestra 
vida, y de esas vivencias solo nos quedan recuerdos, convirtiéndose en una representación 
histórica de esa experiencia vivida pero no de la vivencia en sí.  
 
Lo que me ha llamado la atención al reconstruir mis recuerdos ha sido que al hacer un recuento de 
mis memorias siempre me vi fuera de esa escena, como un personaje más que está participando 
de una fábula en la que puedo descubrir otras formas de realidad. Pero esta realidad me pertenece 
solo a mí, convirtiéndose este recuerdo en un evento íntimo y privado,  que puedo modificar de 
acuerdo a las sensaciones que me provocan en el momento de recordarlas. Por lo tanto, la 
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memoria es un instrumento en el que se almacenan recuerdos pasados y que los podemos insertar 
en el presente como un proceso creativo. Es así que en este proyecto he querido de alguna manera 
dejar inscrito esa huella que ha quedado marcada en mi memoria y trasladarla  al lienzo tal y 
como la recuerdo el día de hoy. “…En la mayoría de los casos, solo una parte ínfima de esas 
partículas del pensamiento se hacen reales, pues su velocidad es tal que no pueden retenerse y 
darles sentido” (Raquejo, 1998, p. 89). 
 
Sería iluso de mi parte querer hacer pensar que esas vivencia están plasmadas exactamente tal y 
como sucedió, ya que de alguna manera las estoy interpretando como las  tengo en mi memoria, 
con esas sensaciones de nostalgia por un hecho vivido y que ya no volverá jamás. Es así, que lo 
he representado con imágenes y colores como ahora así lo percibo tratando de crear la sensación 
que me provoca al instante de recordar.  
 
Como diría Mercedes Sosa en la canción de las cosas simples: “Uno vuelve siempre a los viejos 
sitios donde amo la vida y entonces comprende cómo están de ausentes las cosas queridas”. Tal 
pareciera que con el tiempo las cosas van tomando otras connotaciones, pero las vivencias 
pasadas no cambian, nosotros somos los que vamos percibiendo a la vida de distinta manera, ya 
que los espacios al igual que el tiempo solo están en nuestras percepciones,  y que la realidad solo 
existe en nuestros recuerdos, a los que nos aferramos porque son esas cosas queridas que nos 
marcaron y que nos resistimos a perderlas, entonces de alguna manera queremos volver presente 
ese ausente que se ha perdido. Por esta razón me siento de alguna manera afortunada de poder 
plasmar sentimientos y percepciones de este tipo y  hacerlas realidad, quedando registradas en el 
lienzo que perdurarán en el tiempo.  
 
2.2 Obra Comentada: Huella y memoria 
 
En el segundo cuadro del tríptico, he plasmado parte de mi cuerpo a punto de desvanecerse en el 
paisaje, como un recuerdo vivido que está y no está, es como si ese recuerdo se torna brumoso a 
punto de querer escapar de mi memoria, pero que la nostangia  lo retiene.  
 
Raquejo  (1998) afirma: 
 
Son partículas visuales que forman un espacio para observarse de cerca; retienen el tiempo 
en la retina y le dan una velocidad, la de la mirada que retiene la imagen, de la cual  hay 
que percibir y modificar lo que viene dado para otorgarle sentido, y encontrar su velocidad. 
(p. 89) 
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Esta sombra de mi cuerpo a punto de esfumarse resultaba enigmático al ser un fragmento presente 
de un auscente. El cuerpo en desaparición  solo es revelado a través de las huellas que quedan 
como una reminiscencia de un cuerpo auscente, como si el tiempo ha destruido el todo y  nos ha 
dejado solo parte de esa memoria, en un cuerpo que se hace visible en las huellas atrapadas en el 
lienzo. 
 
 
 
 
 
 
           
                                                                                      
 
 
 
 
 
 
 
 
 
 
Graf. No. 26. Serie S/T (6) 
Óleo sobre lienzo 
160 x 150 cm. 
 
El relato de un espacio me entrega una puesta en escena, que con la ayuda de imágenes 
fotográficas, conformaron finalmente mi propuesta llevada al óleo. Mi cuerpo de espaldas 
adoptando una pose, se constituye como un personaje dentro de una escena, como añorando un 
pasado que no volverá pero que con  la magia de la fotografía y pintura he logrado rescatar parte 
de ese recuerdo. 
 
Barthes (1990) afirma: 
 
Cuando me siento observado por el objetivo, todo cambia: me constituyo en el acto de 
posar, me fabrico instantáneamente otro cuerpo, me transformo por adelantado en imagen. 
(...) es yo lo que no coincide nunca con mi imagen; pues es la imagen la que es pesada, 
inmóvil, obstinada (...) y soy yo quien soy dividido, disperso (...) Pues la fotografía es el 
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advenimiento de yo mismo como otro; una disociación ladina de la conciencia de 
identidad. (...) representa ese momento tan sutil en que; a decir verdad, no soy ni sujeto ni 
objeto, sino más bien un sujeto que se siente devenir objeto, vivo entonces una micro 
experiencia de la muerte (del paréntesis), me convierto verdaderamente en espectro. (pp. 41 
– 47) 
 
Lo interesante de  estas imágenes fotográficas, es que su origen estuvo siempre preestablecido 
como un escenario con un guión descrito con anterioridad.  Ese juego de lo real y del pasado, 
hacen de mis recuerdos una añoranza indescriptible, que de alguna manera quiero dejar 
archivado. 
 
2.3  Antecedente artístico: Matilde Marín 
 
Matilde Marín (Buenos Aires, Argentina, 1948).  A quien he tomado como referente de mi obra 
por cuanto, se dedica a fotografiar instantes de su vida, traducidos en sombras, por los diferentes 
lugares del mundo, en los va transcurriendo,  para luego archivarlos como una forma de retener 
ese recuerdo vivido, y que de alguna manera nos hace cómplices de esa realidad ya que todos 
pasamos por ese transitar en la vida y esos instantes se van perdiendo conforme pasa el tiempo 
pero que se los puede retener por muchos medios y este es uno de ellos. 
 
Como se puede apreciar en la obra “Itinerarios”, en la que constan veintinueve autorretratos 
tomados al pasar por veintinueve sombras, en donde fija un instante de su vida, eternizando lo 
que ya no existe. Es otra forma de dejar esa huella que nunca se olvidará y quedará en la historia 
de nuestro corazón, que es lo que quiero demostrar con mi obra. 
 
 
 
 
 
 
 
 
 
 
Graf. No.27. Itinerarios  
Matilde Marín 
36 fotografías analógicas realizadas 
En diferentes países 
400 x 400 cm 1993 - 200 
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CAPÍTULO III 
 
ARTE Y NATURALEZA 
  
3.1  La naturaleza en el arte 
 
Kastner, (2005) afirma: 
 
El ser humano es una criatura singular. Posee una serie de dotes que lo hacen único entre 
los animales, así que, aún a su pesar, no es una figura del paisaje sino quien lo configura. 
Es, en cuerpo y alma, el explorador de la naturaleza. El animal ubicuo que no ha hallado, 
sino que ha construido su hogar en todos los continentes. (p.11) 
 
A lo largo de la Historia del Arte, muchos artistas se han interesado por plasmar la naturaleza. 
Desde el renacimiento, el artista sale al campo y se siente en libertad de poder tener amplias 
posibilidades en el tema del arte, ya que la temática era limitada y estaba impuesta por la sociedad 
y la religión. Es así que desde ese entonces se abrieron otras posibilidades desarrollándose estilos 
y disciplinas pictóricas de todo tipo.  
 
Ya en el siglo pasado, aparecen otras tendencias como son: el Body Art, Arte Povera y Land Art, 
integrando a la naturaleza en el arte, en las que se van analizando las huellas que se van dejando 
en el transcurso de la vida que van  transformando el entorno natural a veces hasta de una manera 
muy agresiva. 
 
Muchos artistas se han dedicado a producir obras de arte utilizando al paisaje como escenario o 
materia prima, en el que intervienen y transforman a la naturaleza de acuerdo a sus 
requerimientos, como queriendo dar otros sentidos a nuestra existencia. Tal es el caso del 
movimiento del Body Art, en el que interviene el cuerpo relacionado en este caso íntimamente 
con la naturaleza. 
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En este punto cabe mencionar a la artista de Body Art: Ana Mendieta, la misma que se dedicó a 
indagar las relaciones del cuerpo con la naturaleza. En su obra  “Siluetas”, la artista  deja la huella 
en distintas partes del paisaje como queriendo demostrar que ella y la naturaleza son una sola 
cosa y que de  esta surge una nueva vida, que ambas están compuestas de la misma esencia en la 
que puede brotar nuevas formas de vida y que en algún momento también pueden terminar.  
 
En la obra “el árbol de la vida”, se puede apreciar cómo ella se camufla de una forma parecida a 
la del árbol formando parte de él, reforzando esa estrecha unión con  la naturaleza, de tal manera 
que cuerpo y árbol forman una misma esencia. Le interesa demostrar que no hay diferencias 
primarias entre las dos y con este acto hace evidente esta conceptualización. 
 
 
 
 
 
 
 
 
 
 
 
 
Graf. No. 28. El árbol de la vida  
Ana Mendieta 
Performance 
 
El propósito de estos artistas era crear arte con medios insignificantes y que estaban al alcance de 
todos, tratando de que el protagonista sea siempre el artista  y no así el entorno donde estaban 
realizando la acción.  
 
Otro movimiento que está relacionado con la naturaleza es el arte Povera, o arte pobre, en el que 
el artista toma todo tipo de materiales pobres de desecho como: papel, piedra, tela, madera, 
vidrio, hierro, etc., en fin todo lo que esté al alcance de sus a la manos  sirve para crear y 
convertirlos en grandes obras de arte. 
 
Tal es el caso del artista italiano Giuseppe Penone, que pone énfasis a la relación del hombre y la 
naturaleza, utilizando materiales de fácil alcance para sus obras escultóricas. En la obra “silueta 
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de una figura humana en una roca”, nos muestra la huella que los seres humanos vamos dejando 
en nuestra vida y la relación que tenemos con la naturaleza, mostrándonos que el arte no está en la 
belleza del material, ya que este solo es un complemento de la obra. El concepto es la parte más 
importante de esta.  
 
 
 
 
 
 
 
 
 
 
 
 
Graf. No. 29. Silueta de una figura en una roca  
Giuseppe Penone 
1995 
 
Muchos son los artistas  que han participado de esta tendencia  pero en esta ocasión señalare 
algunos de los más importantes como: Mario Mertz y Jannis Kounellis que utilizaban  todo tipo 
de materiales pobres y de desecho. 
 
El Land art,  arte de la construcción del paisaje, o arte de la tierra. Es otra de las tendencias que 
utiliza la naturaleza como parte material de la obra. Estos artistas utilizan elementos del paisaje 
visual, para producir emociones en el espectador. El paisaje se convierte en la parte fundamental 
de la obra, transformándose en una experiencia en donde se pueda comunicar ideas pensamientos 
y sensaciones, quedando solo el recuerdo registrados en fotografías y videos. 
  
Uno de los artistas reconocidos en el  Land Art (arte terreno del arte conceptual y de la tierra), es 
Robert Smithson, el mismo que presenta sus obras en lugares inaccesibles de la naturaleza 
generando formas en los que el dibujo, la escultura y la fotografía juegan un papel importante, por 
cuanto estas obras usualmente son efímeras, ya que los efectos climáticos, el transcurrir del 
tiempo, provoca que estas obras no sean duraderas y como en los casos anteriores queden 
registradas en fotografías. “…a menudo Smithson se refiere a Spiral Jetty como una obra 
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ecológica y de recuperación medioambiental, y proyectó un amplio movimiento para implicar a 
los artistas en la regeneración y mejora de paisajes devastados” (Kastner, 2005, p. 32). 
 
 
 
 
 
 
 
 
Graf. No.30. Espiral Jetty, 1970 
 Robert Smithson 
Rocas, tierra, cristales salinos y agua 
6.783 toneladas de tierra 
1.400 m. de longitud, 450cm. De diámetro 
Great Salt lake, Utah 
Land art 
 
Existe una estrecha relación entre las construcciones del hombre que transforman el entorno 
natural con el Land Art. Al igual que la arquitectura de espacios públicos y el paisaje que están 
dirigidos al espectador con el fin de provocar sensaciones al encontrarnos frente a este tipo de 
arte. Esas sensaciones que de alguna manera, van dejando huellas en nuestra memoria. 
 
3.2 Obra comentada: La huella de mi cuerpo y la naturaleza 
 
En el tercer cuadro del tríptico, he plasmado mi sombra casi invisible, en una posición de perfil 
como admirando el paisaje, sin detenerme a pensar en nada más, solo sentir esa tranquilidad y 
regocijo que se siente al estar formando parte de ese entorno. Es así  que  represento a la 
naturaleza viva llena de encantos, en donde esa belleza propia nos hace sentir esa paz inexplicable 
que tanto nos hace falta en nuestra vida cotidiana.  
 
La fuente de  mi inspiración para realizar esta obra ha sido el paisaje, con las diferentes 
sensaciones que me provoca al momento de recordar. La imagen en el recuerdo, la naturaleza 
filtrada por mi ser, son referentes importantes por el impacto sentimental que me produce al 
trasladarlas al lienzo. 
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Graf. No. 31. Serie S/T (7) 
Óleo sobre lienzo 
100 x 150 cm. 
 
Una vez terminado los tres cuadros (el primero representando a mi cuerpo como parte de la obra; 
el segundo  mis memorias y el tercero a la naturaleza como parte de mis recuerdos), hay que 
tomar en cuenta que estos momentos son muy diferentes en la realidad, y los he querido unir 
como si se tratara de un mismo paisaje, con el objetivo de encontrar ese añorado recuerdo, y de 
algún modo con la magia de la pintura lo he podido rescatar.  
 
El paisaje se encuentra con veladuras por cuanto se trata de mis recuerdos como queriendo 
escapar de mi memoria. He utilizado la sombra inmersa en esa naturaleza como una manera de 
formar parte de ella, estrechando así los lazos que me unen a ese recuerdo. 
 
También he podido lograr en este trabajo unir el pasado con el presente; al pasado lo he 
relacionado con el paisaje, que me da la oportunidad de retroceder en el tiempo, recordando y 
sintiendo sensaciones que se quedaron  marcadas en  la memoria; y el presente, en este caso es la 
imagen de mi cuerpo proyectado como una forma de representar esa nostalgia que quedó por lo 
que ya no volverá. 
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Graf. No. 32. Serie S/T (8) 
Tríptico: 360 x 150cm. 
Óleo sobre lienzo 
 
Para el montaje final  de exposición, he unido las dos partes de mi trabajo, incorporándole en la 
parte superior ramas hechas a base de letras, formando palabras, en las que he podido plasmar 
pensamientos  y sentimientos que me llevan a esos  recuerdos de nostalgia que me provoca al 
momento de observarlos. 
 
 
 
Graf. No. 33. Serie S/T (9) 
Montaje final 
Tríptico: 360 x 150cm. 
Óleo sobre lienzo 
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3.3 Antecedentes personales 
 
Como referente personal, se basa en mi vida desde mi infancia, ya que fui criada en el oriente 
cuando todavía no había una población  tan numerosa, y solo habitaban unas cuatro familias a lo 
mucho. Me crié rodeada de la naturaleza, la misma que me enseñaron a admirarla y respetarla. 
Son momentos que  han marcado mi vida y que por alguna razón los tengo presentes por medio 
de sensaciones inexplicables que me provocan cuando regreso a esos lugares y veo que ya no son 
los mismos, que el tiempo los ha cambiado, así como también  ha cambiado mi percepción por la 
vida. Es en esos momentos que la nostalgia provoca  que esas sensaciones vividas regresen a mi 
memoria,  para volverlas presentes logrando  que  perduren en el tiempo por medio de la pintura. 
 
3.4 Inspiraciones 
 
Siempre me ha inspirado la naturaleza por sus misterios, por lo fantástico, por la magia que se 
siente al estar rodeada de la misma, estar en contacto con ella es encontrar la paz y tranquilidad, 
es como que el tiempo no pasara en vano, allí no existe el estrés ni las complicaciones de la 
ciudad, es un lugar para descargar toda preocupación, sin ruido, sin molestias de ninguna clase, es 
un lugar para meditar y por un momento olvidarse del mundo de afuera. Siempre ha sido el lugar 
favorito para mi inspiración y es como que mis pensamientos viajan a otra dimensión, y como ya 
lo dije anteriormente existe una magia inexplicable al estar sumergida en ella. 
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CAPÍTULO IV 
 
CONCLUSIONES 
 
4.1 Conclusiones 
 
Muchos entendidos han mencionado que en el arte ya todo está dicho, pero lejos de agotarse, hoy 
sabemos que en el tema del  cuerpo humano encontramos nuevas formas de percepción y 
comprensión que traerán consigo nuevos modos expresivos en el terreno artístico y seguirá siendo 
uno de los temas paradigmáticos por mucho tiempo. Es así que he tomado este tema como 
propuesta para este trabajo, por cuanto ha sido una experiencia muy gratificante el trabajar con un 
tema tan íntimo de mi vida, que es mi cuerpo, que me ha llevado a indagar y encontrar 
sensaciones que creía perdidas. 
 
Como sujetos posmodernos tendemos a olvidar fácilmente lo pasado ante la presencia de lo 
nuevo, por esta razón he querido de alguna manera dejar este pasado archivado en el lienzo, 
dando a conocer una parte de mi a los demás, y al mismo tiempo involucrar al espectador en esta 
experiencia de querer  regresar a esos momentos en que quedó marcado ese instante de la vida y 
que de alguna manera es saludable volver a vivir esas sensaciones que tan bien nos hicieron 
sentir.  
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